Glanz & Klang: Das Magazin der Sächsischen Staatskapelle Dresden by unknown
DAS MAGAZIN DER SÄCHSISCHEN STAATSKAPELLE DRESDEN SAISON 2016/2017 #02
GLANZ KLANG
ÜBER DIE RESIDENZ DER 





3 SAISON 2016 / 2017
 E
rst vor wenigen Tagen sind 
wir von einer 10-tägigen 
Tokyo-Residenz nach Dresden 
zurückgekehrt. Das Besonde-
re an unserem Gastspiel war 
nicht allein die Ehre, als eines der weni-
gen Orchester an den Jubiläumsfeierlich-
keiten der Suntory Hall zu deren 30. Ge-
burtstag teilzunehmen, sondern auch 
der Umstand, dass wir uns in Japan als 
das Orchester vorstellen konnten, das wir 
sind: ein Orchester, das die große sym-
phonische und romantische Tradi tion 
pflegt, ein Orchester, das so aufmerksam 
und flexibel ist, weil es den Opernalltag 
kennt, ein Orchester aber auch, das sich 
aus vielen großen Musikern zusammen-
setzt, die ihr virtuoses Können immer 
wieder in kammermusikalischen Kon-
zerten unter Beweis stellen. Und, ja, 
es macht uns schon ein bisschen stolz, 
wenn wir auch in Japan als modernes, 
flexibles und vielseitiges Orchester 
wahrgenommen werden, dessen größtes 
Merkmal die Qualität ist.
Und genau so stellen wir uns am 
liebsten auch immer dort vor, wo wir zu 
Hause sind: in Dresden. In den folgenden 
Monaten stehen zahlreiche Konzerte auf 
dem Programm, in denen Sie, verehrte 
Musikfreunde, die ganze Vielfalt der 
Sächsischen Staatskapelle Dresden erle-
ben können.
Besonders anregend ist es für uns, 
wenn wir Besuch bekommen und uns 
gemeinsam mit Künstlern austauschen 
können, so wie in den Konzerten mit 
großen Dirigenten wie Vladimir Jurow-
ski, der bei uns im 6. Symphoniekonzert 
ein spannendes Programm mit Werken 
von Zemlinsky, Schulhoff, Martinů und 
Janáček vorstellen wird, oder auch mit 
Franz Welser-Möst, den viele von Ihnen 
ja bereits beim so stimmungsvollen 
Open-Air-Konzert am Elbufer im vergan-
genen Juni kennengelernt haben. Dieses 
Mal kehrt er mit einer der wohl bewe-
gendsten Symphonien überhaupt zurück, 
mit Gustav Mahlers Neunter. Und dann 
wird uns auch noch Daniil Trifonov be-
ehren, den Sie als Capell-Virtuosen in 
den kommenden Monaten noch öfter er-
leben werden – für mich einer der span-
nendsten Klaviervirtuosen unserer Zeit, 
dessen Markenzeichen die unbedingte 
Unmittelbarkeit seiner Musik ist.
Ich freue mich aber immer auch auf 
die Aufführungsabende der Staatskapel-
le, in denen das Orchester gemeinsam 
mit einem seiner Kollegen als Solisten 
auftritt. Wenn Sie das Interview mit 
unserem Soloflötisten Andreas Kißling 
in dieser Ausgabe von »Glanz & Klang« 
lesen, wissen Sie, was diese Konzerte 
so besonders macht: Kollegialität, der 
gemeinsame Spaß am Musizieren und 
am Ausprobieren. Besonders interessant 
wird es, wenn in diesen Konzerten Werke 
zu hören sind, die auch wir als Zuhörer 
neu entdecken können, so wie das zweite 
Flötenkonzert von Mieczysław Weinberg.
Es gehört längst zur Kapell-Tradition, 
dass das Orchester und Christian Thiele-
mann das Jahr mit dem Silvesterkonzert 
in der Semperoper ausklingen lassen, 
das – wie auch das Adventskonzert am 
4. Dezember – vom ZDF in die Wohn-
zimmer des Landes übertragen wird. 
Dieses Mal haben wir ein symphoni-
sches Programm für Sie zusammenge-
stellt – im Vordergrund steht das Thema 
der »Liebe« mit dem großartigen Solis-
ten Nikolaj Znaider.
Zufriedenheit, Glück und Liebe – das 
sind auch meine Wünsche für Sie für 
das Jahr 2017, in dem wir im Frühling 
unsere Residenz bei den Osterfestspie-
len Salzburg aufnehmen und uns beson-
ders darauf freuen, Sie wieder bei einem 
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en meisten Orchester-Gast-
spielen liegt ein Tour-Kalender 
zugrunde, der aus Reisetagen 
und Auftritten an unterschied-
lichen Orten besteht. Dort wer-
den dann ein bis zwei Programme geboten 
und das Publikum bekommt einen eher 
flüchtigen Eindruck von den musikalischen 
Qualitäten des Klangkörpers.
Schon unter diesem Aspekt war die 
jüngste Tournee der Kapelle etwas Beson-
deres. Zehn Tage Tokyo, eine echte Resi-
denz mit insgesamt sechs Vorstellungen 
ausschließlich am selben Ort. Dort aber ist 
gleich ein Querschnitt durch das hohe Leis-
tungsspektrum präsentiert worden, in dem 
nämlich Oper, Konzert und Kammermusik 
im Angebot waren.
Der Anlass dafür ist das 30-jährige 
Bestehen der Suntory Hall gewesen. In 
akustischer Hinsicht einer der weltbesten 
Konzertsäle, in dem die Staatskapelle 
schon wiederholt zu Gast war. Ihren ge-
nau 25. Auftritt an diesem in der interna-
tionalen Musikwelt legendären Ort absol-
vierte das Orchester unter Leitung seines 
Chefdirigenten mit Wagners »Rheingold«. 
Christian Thielemann hatte den »Vor-
abend« zum »Ring des Nibelungen« ja erst 
kurz zuvor in Dresden als Wiederaufnah-
me geleitet, für das Tokyoter Publikum 
wurde daraus eine halbszenische Fassung 
erstellt, die Regisseur und Ausstatter De-
nis Krief erarbeitet hatte.
Erstaunlich, wie genau Gestik und 
Mimik der Akteure in dieser Version zur 
Geltung gekommen sind; umwerfend, 
welch geballte Weltklasse beispielsweise 
mit Michael Volle als Wotan, Kurt Streit 
als Loge und Christa Mayer als Erda auf 
der kleinen Spielfläche zu erleben war; 
faszinierend, wie kristallin sich der Or-
chesterklang vom Konzertpodium aus in 
den imposanten Saal mit seinen gut 2.000 
Plätzen entfalten konnte.
Der wurde seinerzeit ja auf Anraten 
Herbert von Karajans in Arenaform ge-
staltet, nach dem Vorbild der Berliner 
Philharmonie also als »Weinberg« mit 
einer grandiosen Akustik. Zur Tokyo-
Residenz brachte die Staatskapelle nun 
neben jeweils zwei Opernaufführungen 
und Orchesterkonzerten für diesen gro-
ßen Saal auch kleinere Formen für das 
benachbarte »Blue Rose« mit. Es befindet 
sich umterm selben begrünten Dach, 
einer Oase inmitten der vor Beton, Stahl 
und Glas strotzenden Megametropole, 
und gehört ebenfalls zu Suntory. Japans 
größter Getränkeproduzent stemmte diese 
großartige Spielstätte vor drei Jahrzehn-
ten als erste Konzerthalle aus dem Boden, 
die ausschließlich der klassischen Musik 
dienen sollte.
Diesem Anspruch wird sie bis heute 
gerecht und erwies sich auch als idealer 
Ort für das Kammermusikprojekt »Fräulein 
Tod trifft Herrn Schostakowitsch« von und 
mit Isabel Karajan. Die Schauspielerin hatte 
diese Produktion in der Regie von Klaus 
Ortner bereits 2014 zu den Internationalen 
Schostakowitsch Tagen Gohrisch heraus-
gebracht, deren fester Partner die Staats-
kapelle ja ist. Auch in der Suntory Hall be-
zwang »Fräulein Tod« als ergreifende Col-
lage um das Thema Angst, vom Dresdner 
Streichquartett und dem Pianisten Jascha 
Nemtsov ebenso ergreifend interpretiert, 
ein fasziniertes Publikum.
Dieses Projekt ist im vergangenen Jahr 
bereits zu den Osterfestspielen Salzburg 
gezeigt worden, deren Residenzorchester 
die Staatskapelle seit 2013 ist und deren 
Künstlerische Leitung seitdem Christian 
Thielemann obliegt. Der war einst Assistent 
des Festspielgründers Herbert von Karajan, 
wodurch sich – die Wege der Kunst sind 
mitunter unergründlich – weitere Querver-
bindungen zwischen Dresden, Tokyo und 
Salzburg ergeben. Denn nächstes Jahr wer-
den die Osterfestspiele fünfzig.
All diese Relationen strahlen eine ge-
radezu ideale Symbolik aus und wurden 
von den begeisterten Musikliebhabern in 
Tokyo bestens verstanden. Thielemann 
und die Sächsische Staatskapelle auf den 
Ostern und Weihnachten
Die jüngste Tournee der Sächsischen Staatskapelle stand ganz im 
Zeichen von Jahrestagen und Jubiläen: 30 Jahre Suntory Hall Tokyo, 
50 Jahre Osterfestspiele Salzburg – Anlass genug für das Dresdner 




Weihnachtliche Stimmung vor der Suntory Hall Mit einer halbszenischen Aufführung des »Rheingolds« von Richard Wagner 
eröffneten Christian Thielemann und die Staatskapelle Dresden am 
18. November ihre Residenz in der Suntory Hall.
In den Konzerten standen zwei Klavierkonzerte 
von Ludwig van Beethoven mit dem Solisten 
Kit Armstrong sowie symphonische Werke von 
Richard Strauss, Pjotr I. Tschaikowsky und 
Franz Liszt auf dem Programm. 
Abendlicher Blick vom Tokyo Tower über die Stadt hinweg 
bis zum schneebedeckten Fujiyama
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Spuren Herbert von Karajans, zumal mit 
dessen beeindruckender Tochter und ei-
nem Querschnitt des musikalischen OEuv-
res, das die großen Traditionen der euro-
päischen Musiklandschaft spiegelt – wer 
könnte sich diesen Ansprüchen verschlie-
ßen? Auf Wagners »Rheingold« folgten 
»Eine Alpensinfonie« von Richard Strauss, 
»Romeo und Julia« von Pjotr I. Tschai-
kowsky sowie »Les Préludes« von Franz 
Liszt, zudem gab es Ludwig van Beet-
hovens Klavierkonzerte Nr. 2 und 5 mit 
dem Solisten Kit Armstrong sowie Kam-
mermusik des Bonner Meisters und von 
Franz Schubert, die das aus Stimmführern 
und Solobläsern der Kapelle bestehende 
Dresdner Oktett interpretiert hat.
Zehn Tage, die Zeiten und Welten zu-
sammengebracht haben. Die Sächsische 
Staatskapelle, die im April 1989 unter 
Hiroshi Wakasugi erstmals in der Suntory 
Hall gastierte und dort seitdem regelmäßig 
zu Gast ist, sie hat mit dieser Residenz im 
vorweihnachtlichen Tokyo einmal mehr 
die Botschaft der Kultur transportiert und 
ihrem japanischen Stammpublikum neue 
Anhänger zugefügt. Gewiss können viele 
von ihnen schon bald in Dresden und  zu 
Ostern in Salzburg begrüßt werden.
Michael Ernst
Tokyo Tower, der sein Pariser Vorbild um einige Höhenmeter übertrifft (oben links). 
Japanische Frauen in traditioneller Tracht im Stadtviertel Asakusa (oben)
Kenchoji Tempel in Kamakura Kita (oben links), 
Buddha-Statue in Kamakura (oben rechts), 
Schaufensterauslage eines Restaurants (unten links), 
Sashimi, wie man es sich wünscht (unten rechts)
Das Dresdner Streichquartett mit Isabel Karajan und 
dem Pianisten Jascha Nemtsov (oben) und die Musiker 
des Dresdner Oktetts (rechts)
Szenenfoto aus »Das Rheingold« mit Kurt Streit, 
Albert Dohmen, Michael Volle und Gerhard Siegel (links). 
Backstagebereich der Suntory Hall mit einer Autogramm-
wand, auf der sich große Dirigenten und Solisten 
verewigt haben (unten). 




Franz Welser-Möst wird Mahlers neunte Symphonie 
dirigieren. Der Soundtrack einer verrückten Welt,  
in der es um das Detail im Chaos geht.
 G
ustav Mahlers »Komponier-
häuschen«, eine schlichte Hüt-
te aus Holz, steht noch immer 
im träumerischen Toblach 
in Südtirol. 1910 weilte der 
Komponist hier ganz alleine. Seine Frau 
Alma war mit der Tochter auf Kur – ihre 
Affäre mit dem Architekten Walter Gropius, 
die Gustav Mahler in seiner Verzweiflung 
später sogar auf die Couch von Sigmund 
Freud führen sollte, zeichnete sich bereits 
ab. Mahler, so scheint es, suchte in dieser 
Zeit die absolute Stille, um den Krach der 
Welt und seine persönliche Lage in Tönen 
zu ordnen. Seine neunte Symphonie, die er 
in dieser Zeit in Angriff nahm, ist das wohl 
aufrüttelndste, ausuferndste und mutigste 
Werk, das er geschrieben hat: ein psy-
chologischer Kosmos, der das Innenleben 
eines Menschen an den Grenzen auslotet, 
ein akustischer Rausch, den Mahler in fast 
manischer Schaffenskraft skizzierte. »Das 
Alleinsein«, schrieb er aus Toblach, »ist den 
ganzen Tag über schön – sehr schön.« Der 
Komponist genoss es, das Äußere in diesen 
einsam-kreativen Stunden in seinen Kopf 
zu holen und es dort mit ungewohnter Kraft 
toben zu lassen.
Die Uraufführung seiner neunten Sym-
phonie erlebte Gustav Mahler nicht mehr. 
Er starb 1911 in Wien an einer bakteriellen 
Herzkrankheit, die er sich in New York 
eingefangen hatte. Hier hatte er auch seine 
letzte vollendete Symphonie in Reinschrift 
fertiggestellt. Die Uraufführung im Jahre 
1912 wurde in Wien von der Dirigenten-
Legende Bruno Walter geleitet und sorgte 
beim Publikum weitgehend für Unverständ-
nis: Mahler verzichtet vollkommen auf kla-
re Melodien, sein Tonsatz mutet grotesk an, 
er dehnt die Grenzen des tonalen Raums 
und bedient sich einer berstenden Chroma-
tik, er verzichtet auf die Ordnung des Sona-
tensatzes und auf eine klare Tonart. 
So unverständlich und überfordert ein 
Großteil des Wiener Publikums diesem 
Werk lauschte, so sehr wurde es von der 
Avantgarde bejubelt. Alban Berg schwärm-
te vom »ersten Werk der Neuen Musik«, 
und für Arnold Schönberg war Mahlers 
Neunte die Offenbarung des Abschiedes, 
des Todes und der musikalischen Auflö-
sung. Im Wissen, dass sowohl Beethoven 
als auch Dvořák und Bruckner nach Vollen-
dung ihrer neunten Symphonien gestorben 
waren, notierte er: »Die, die eine Neunte 
geschrieben haben, standen dem Jenseits 
zu nahe. Vielleicht wären die Rätsel der 
Welt gelöst, wenn einer von denen, die sie 
wissen, die Zehnte schriebe. Und das soll 
wohl nicht so sein.« 
Tatsächlich weist vieles in der Musik 
darauf hin, dass auch Mahler sich dem 
Aberglauben hingab und seine Neunte 
als persönliches Abschiedswerk verstand. 
Nicht allein, weil er den Choral »Bleib bei 
mir, Herr« zitiert, sondern auch, weil er 
sich an die großen eigenen Abschiedssym-
phonien, die Fünfte, Sechste und Siebte 
anlehnt. Sein Vermächtnis, das er in der 
Neunten ablegt, führt zu einer vollkommen 
neuen Offenheit der Musik. Mahler schloss 
mit allen Konventionen und öffnete die Tür 
in eine neue Epoche.
Dabei setzte er in seiner Neunten radi-
kal fort, wofür er zeitlebens bekannt war: 
Er holte die moderne, unüberschaubare 
Welt, die Realität des Zeitalters der Extre-
me, in die Musik. Eine Zeit übrigens, die 
mit ihren Exzessen, ihrer Orientierungslo-
sigkeit und dem Tanz auf dem Vulkan der 
unseren nicht ganz unähnlich war. Mahler 
sog das Getöse der Großstädte auf, das 
zuweilen so schillernd, bunt und aggressiv 
daherkam wie ein Rummelplatz. In der 
Stille seines Komponierhäuschens ließ er 
die Gegensätze der Welt in seinen Sym-
phonien ungebremst aufeinander krachen 
und stimmte immer wieder – so wie im 
burlesken Tanz-Satz der Neunten – einen 
Totentanz an, in dem sich die Zivilisation 
melancholisch und archaisch ad absurdum 
bewegt. Eine Musik, die bis heute kaum 
jemanden unberührt lässt. 
Seine erste Mahler-Symphonie hat der 
Dirigent Franz Welser-Möst bereits im Alter 
von zehn Jahren gehört, es war die Erste 
und »sie hat einen nachhaltigen Eindruck 
auf mich hinterlassen.« Hoffnungslos aus-
geliefert war er dem Komponisten einige 
Jahre später, als er den Dirigenten Sir 
Georg Solti in Wien mit Mahlers Fünfter 
erlebte. »In diesem Konzert kam mir die 
Musik vor wie ein Erdbeben«, erinnert sich 
Welser-Möst, »und ich wusste, dass mich 
seine Kompositionen nicht mehr loslassen 
werden.« 
Dass der Dirigent aus Oberösterreich ein 
Meister der großen Form ist, davon konnten 
sich erst kürzlich ca. 5.000 Dresdner über-
zeugen, die ihn beim Konzert der Staatska-
pelle am Elbufer mit der siebten Symphonie 
von Dmitri Schostakowitsch erlebt haben. 
Dem Dirigenten geht es in seiner Arbeit 
nicht um den hohlen Effekt, sondern dar-
um, auch in der kleinen Geste das Große 
herauszustellen. »Die aufgesetzte Geste 
mag heute vielleicht Konjunktur haben«, 
sagt er, »aber ich finde es viel spannender, 
in die Mikrokosmen einer Partitur hinein 
zu horchen – denn hier schlummert in der 
Regel das wahrlich Schockierende.« Wie 
gut dieses Vorgehen funktioniert, hat Wel-
ser-Möst bereits in zahlreichen Interpre-
tationen von Mahlers Symphonien – unter 
anderem mit seinem Cleveland Orchestra 
oder mit den Wiener Philharmonikern – un-
ter Beweis gestellt. 
Welser-Möst passt mit seiner Akribie 
für das Detail, mit seinem Ansatz, das 
Besondere im Allgemeinen zu suchen, 
perfekt zum Klang der Sächsischen 
Staatskapelle, auch sie sucht nicht den 
bloßen Effekt, sondern taucht viel lieber 
ein in den Kopf des Komponisten, der in 
seinem Toblacher Komponierhäuschen die 
absolute Stille suchte, um den Krach der 
Welt zu verarbeiten.
Sonntag, 11. Dezember 2016, 11 Uhr
Montag, 12. Dezember 2016, 20 Uhr





Symphonie Nr. 9 D-Dur
Kostenlose Einführungen jeweils 45 Minuten 
vor Beginn im Opernkeller der Semperoper
Franz Welser-Möst
SILVESTERKONZERT
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JAHRESWECHSEL 
Walzer von Kreisler, 
Tschaikowskys 
»Romeo und Julia« und 
das Violinkonzert von 
Max Bruch. Die Staats-
kapelle feiert dieses 
Mal einen besinn lichen 
 Jahresausklang.
Freitag, 30. Dezember 2016, 19 Uhr 
Semperoper 
SILVESTERKONZERT 
DER STAATSKAPELLE DRESDEN 
Christian Thielemann DIRIGENT 
Nikolaj Znaider VIOLINE 
Emil Nikolaus von Reznicek 
Ouvertüre zu »Donna Diana« 
Max Bruch 
Violinkonzert Nr. 1 g-Moll op. 26 
Pjotr I. Tschaikowsky 
»Romeo und Julia«, Fantasie-Ouvertüre 
Fritz Kreisler 
»Liebesleid« und »Schön Rosmarin« für Violine und 
Orchester 
Gioachino Rossini 
Ouvertüre zu »Guillaume Tell« 
Sendetermin im ZDF: 30. Dezember 2016, ab 22.30 Uhr
in Liebe
Herr Nast, das Silvesterkonzert der 
Staatskapelle wird seit Jahren im ZDF 
übertragen. Macht Sie das stolz?
Vielleicht ist stolz das falsche Wort, 
aber es erfüllt uns mit großer Freude, dass 
die Staatskapelle inzwischen zum Ritual 
des Silvesterfestes gehört und die Kapelle 
quasi in den Wohnzimmern des Landes zu 
Gast ist. Und es macht mich froh, dass das 
ZDF immer wieder nach Dresden zurück-
kehrt und uns treu bleibt. Das ist für uns 
als Orchester und für Dresden als Stadt 
immer wieder etwas ganz Besonderes – 
und wir versuchen jedes Jahr, neue und  
überraschende Programme zu finden.
Das diesjährige Programm kommt 
dabei ganz ohne die obligatorische 
Operette aus …
Dafür haben wir uns bewusst ent-
schieden. Im Mittelpunkt des diesjährigen 
Silvesterkonzerts steht das Thema »Liebe« 
in all seinen Variationen: Liebe, die zum 
Schmunzeln ist, wie in der Oper »Donna 
Diana«, die tragische Liebe wie bei »Ro-
meo und Julia« und das typische Wiener 
Sinnieren über das »Liebesleid« von Fritz 
Kreisler. Außerdem freue ich mich, dass 
wir mit Nikolaj Znaider einen Gast haben, 
der als ehemaliger Capell-Virtuose mit 
Bruchs Violinkonzert auch den großen, 
romantischen Sound der Kapelle vorstellt.
Hat ein solches Programm auch etwas 
mit einer Welt zu tun, die sich 2016 nicht 
immer ganz rund im Dreivierteltakt 
gedreht hat? 
Natürlich ist Musik immer auch ein 
Spiegel unserer Zeit, und dieses Jahr 
war – wenn man zurückblickt – auch ein 
Jahr, das von großen Krisen und Konflikten 
geprägt war, sowohl in Dresden als auch 
in der Welt da draußen. Aber Silvester hat 
ja nicht nur den Sinn, zurück zu blicken, 
sondern auch hoffnungsvoll nach vorne in 
die Zukunft zu schauen. Und, ja, ein biss-
chen mehr Warmherzigkeit und Zuneigung 
kann unsere verrückte Welt mit Sicherheit 
gebrauchen.
»Überraschende Programme finden«  Drei Fragen zum Silvesterkonzert an Jan Nast
lungsreiches symphonisches Repertoire, 
das die Staatskapelle gemeinsam mit dem 
Geiger Nikolaj Znaider erdacht hat.
Klar, auch in der komischen Oper »Don-
na Diana« von Emil Nikolaus von Reznicek 
geht es hoch her, wenn der Ritter Don Ce-
sar die schöne Diana beflirtet – allein die 
Ouvertüre ist schon mitreißend. Umso grö-
ßer ist der Spagat zum Violinkonzert von 
Max Bruch, das mit seiner Klangschönheit 
neben den Violinkonzerten von Ludwig van 
Beethoven, Felix Mendelssohn Bartholdy 
und Johannes Brahms zu den wichtigsten 
seiner Gattung zählt.
Max Bruch selber war anfänglich stolz 
auf den Erfolg, bis er merkte, dass sein 
Meisterwerk derart beliebt wurde, dass 
kaum noch jemand sich für seine anderen 
Kompositionen interessierte. Grund genug 
für ihn, seiner Wut freien Lauf zu lassen: 
»Nichts gleicht der Trägheit, Dummheit, 
Dumpfheit vieler deutscher Geiger«, pol-
terte er, »alle vierzehn Tage kommt einer 
und will mir das erste Concert vorspielen. 
Ich bin schon grob geworden und habe 
zu ihnen gesagt: ›Ich kann dieses Concert 
nicht mehr hören‹!« Aber Wutreden wie 
diese konnten den Welterfolg des Werkes 
nicht bremsen. Bruchs erstes Violinkon-
zert mit seiner feierlichen und majestäti-
schen Schönheit ist nun einmal ein perfek-
tes Werk, das alte Jahr zu beenden und das 
neue zu beginnen.
Und auch die Kompositionen »Liebes-
leid« und »Schön Rosmarin« von Fritz 
Kreisler eignen sich ideal, um ein turbulen-
tes Jahr im Walzer-Schritt abzuschließen 
und optimistisch in eine neue Zeit zu tan-
zen. Kreisler war, neben Enrico Caruso, ei-
ner der größten Schallplatten-Pioniere der 
klassischen Musik und hat in diesen beiden 
Geigen-Liedern der Liebe ein musikalisches 
Denkmal gesetzt. Um das Leid und die 
Freude der Liebe geht es schließlich auch 
in Pjotr I. Tschaikowskys »Romeo und Ju-
lia«, um Shakespeares Liebespaar, dessen 
Familien verfeindet sind und dessen Liebe 
nur im Schatten der Nacht möglich ist. Die 
wahre Liebe findet letztlich nur im Tode 
statt. Tschaikowsky hat das Schauspiel in 
seiner Ouvertüre zugespitzt und erzählt mit 
energisch-schwelgerischem Ton die viel-
leicht schönste Liebesgeschichte der Welt. 
Am Ende dieses vielfältigen Programms 
steht dann aber doch noch ein klassischer 
Silvester-Rausschmeißer: die mitreißende 
Ouvertüre zu Gioachino Rossinis Oper 
»Wilhelm Tell«. 
Nikolaj Znaider Christian Thielemann
sich behutsam wandeln können.« Mit Blick 
auf das letzte Konzert des Jahres sagt er: 
»Natürlich ist es für uns und das Publikum 
schön, auch leichte Musik zu spielen, aber 
das schließt ja nicht aus, dass wir gleich-
zeitig auch anspruchsvoll sein können. 
Für die Staatskapelle ist es eine besondere 
Gelegenheit, in der Fernsehübertragung 
einen großen Teil unseres musikalischen 
Spektrums zeigen zu können.« Anders als 
in den letzten Jahren steht beim anstehen-
den Silvesterkonzert keine Operette auf 
dem Programm, sondern ein abwechs-
 C
hristian Thielemann ist die 
Freude über das kommende 
Silvester-Programm anzuhö-
ren. »Es ist gut, dass wir etwas 
Neues wagen«, sagt er, »wenn 
wir dieses Mal zu Silvester auch Werke von 
Max Bruch oder Pjotr I. Tschaikowsky ins 
Programm nehmen.« Für den Chefdirigen-
ten der Sächsischen Staatskapelle Dresden 
ist das Konzert vor Neujahr, das auch die-
ses Jahr im ZDF übertragen wird, auf der 
einen Seite schon fast »ein Ritual«, auf der 
anderen Seite findet er, »dass auch Rituale 
12 SAISON 2016 / 2017 13 SAISON 2016 / 2017
6. SYMPHONIEKONZERT
 D
as Leben von Vladimir Jurow-
ski ist ein Leben zwischen Ost 
und West, ein Leben unter-
schiedlicher Ursprünge – und 
ein Leben für die Musik als 
Abenteuer. Mit 17 Jahren lebte er in Mos-
kau, spielte mit seinen Freunden auf der 
Straße und wollte Russland unter keinen 
Umständen verlassen. Aber sein Vater 
Michail hatte den festen Entschluss gefasst, 
nach Deutschland zu ziehen: Er wollte an 
der Semperoper in Dresden dirigieren und 
nicht beim Moskauer Fernsehorchester, an 
der Komischen Oper in Berlin und nicht am 
Bolschoi. Und irgendwann – so der Plan – 
wollte er weiter in den Westen. Vladimir 
musste mit. Dass er irgendwann selber 
die Musiktradition seiner Familie fortset-
zen würde, das Erbe seines dirigierenden 
Vaters und seines komponierenden Groß-
vaters, ahnte er damals noch nicht. Den 
Ausschlag dafür gab schließlich die Musik 
von Dmitri Schostakowitsch und Gustav 
Mahler, die den jungen Musiker nicht mehr 
losließ. Und: die Ausstrahlung seines Lieb-
lingsdirigenten Leonard Bernstein.
Inzwischen ist Vladimir Jurowski, einst 
Leiter des Glyndebourne Festivals und 
Nachfolger von Kurt Masur als Leiter des 
London Philharmonic Orchestra, freiwillig 
nach Berlin zurückgekehrt. 2017 wird er 
hier Marek Janowski als Chefdirigenten 
des Rundfunk-Sinfonie Orchesters Berlin 
ablösen. 
Auch wenn er nun für das 6. Sympho-
niekonzert nach Dresden kommt, ist das 
mehr oder weniger ein Heimspiel für den 
musikalischen Globetrotter. Vater Michail 
hat an der Elbe Spuren hinterlassen, in der 
Semperoper wie auch bei den Internatio-
nalen Schostakowitsch Tagen in Gohrisch. 
Auch nachdem Michail Jurowski die DDR 
mit einem Koffer voller Partituren und sei-
ner Familie gen Westen verließ, kehrte er 
nach Ende des Kalten Krieges regelmäßig 
hierher zurück. 
Der Lebensmittelpunkt des familiären 
Jurowski-Clans ist derzeit allerdings Berlin. 
Vor einigen Jahren hat Michail hier einen 
ganzen Wohnkomplex in Spandau bezo-
gen, in dem auch seine Kinder zu Hause 
sind. Vladimirs jüngerer Bruder, Dmitri, ist 
ebenfalls Dirigent, seine Schwester Maria 
Musiklehrerin. An den Spandauer Holzre-
galen, in denen der Vater seine Partituren 
feinsäuberlich aufbewahrt, hängt seit eini-
ger Zeit auch ein Poster seines Sohnes, das 
Vladimir mit langen Haaren, aufgerissenen 
Augen und erhobenem Taktstock vor sei-
nem Londoner Orchester zeigt: »In letzter 
Zeit war er mehr in der Welt unterwegs als 
hier bei uns«, sagt Michail – und man hört 
dabei den Stolz in seiner Stimme. 
Für Vladimir Jurowski ist Musik im-
mer auch eine Frage des Lebens und eine 
Kunst, die existenzielle Fragen an das 
Leben stellt. Diesen Zugang hat er sich 
bei seinem großen musikalischen Vorbild, 
bei Leonard Bernstein, abgeschaut. Des-
sen unmittelbaren Zugang zur Musik, die 
Klugheit seiner musikalischen Vorlesungen 
und seine Offenheit gegenüber jeder Pub-
likumsschicht pflegt Vladimir Jurowski bei 
den meisten seiner Konzerte noch immer. 
Das Konzert in Dresden ist dabei keine Aus-
nahme: Er bringt ein äußerst spannendes 
Programm mit, in dem er gemeinsam mit 
dem Borodin Quartett Werke der im Dritten 
Reich als »entartet« gebrandmarkten Kom-
ponisten Alexander Zemlinsky und Erwin 
Schulhoff sowie der Zwischenkriegs-Mu-
siker Bohuslav Martinů und Leoš Janáček 
interpretiert. Jurowski hat von Bernstein 
die Offenheit gegenüber dem Neuen und 
dem Entdecken gelernt. Musik ist für ihn 
immer auch eine Auseinandersetzung mit 
seinen eigenen Wurzeln, den nationalen 
ebenso wie den religiösen.
»Bernstein war für mich eine Erin-
nerung an die eigene jüdische Tradition 
unserer Familie«, sagte Vladimir Jurowski 
einmal. »In Moskau spielte die Religion zu-
nächst kaum eine Rolle, außer wenn wir mit 
dem allgegenwärtigen Antisemitismus kon-
frontiert wurden.« Oder wenn seine Groß-
mutter Dinge zu sagen hatte, die er nicht 
verstehen sollte: Dann sprach sie Jiddisch. 
Inzwischen sucht Jurowski bewusster 
nach seinen eigenen Wurzeln, auch den 
religiösen – ganz besonders bei Gustav 
Mahler. In London erklärte er einmal: »Für 
Mahler war das Jüdischsein lebenslang 
eine Last, er wollte seine Religion immer 
hinter sich lassen. Aber seine Musik wäre 
Spurensuche
VLADIMIR JUROWSKI stellt im 6. Symphoniekonzert 
ein spannendes Programm vor. Musik von Zemlinsky, 
Schulhoff und Janáček führt den Dirigenten auch zu 
den eigenen Wurzeln.
Sonntag, 8. Januar 2017, 11 Uhr
Montag, 9. Januar 2017, 20 Uhr






Sinfonietta für Orchester op. 23
Erwin Schulhoff
Konzert für Streichquartett und Blasorchester WV 97
Bohuslav Martinů
Konzert für Streichquartett mit Orchester H 207
Leoš Janáček
Sinfonietta für Orchester op. 60
Kostenlosen Einführungen jeweils 45 Minuten vor 
Konzertbeginn im Opernkeller der Semperoper
Zwischenkriegszeit
nicht die gleiche gewesen, wenn er nicht 
Teil dieser damaligen Diaspora-Kultur 
gewesen wäre.« Jurowski selbst geht ent-
spannt mit seinem Glauben um. 2012 war 
er zum ersten Mal in Israel, da erregte er 
Aufsehen, als er während eines Luftalarms 
in Tel Aviv eine Aufführung von »Pique 
Dame« einfach weiter dirigierte. Rein zu-
fällig dirigierte er am 11. September 2001 
auch in New York und am Tag des U-Bahn-
Anschlags 2005 in London. Als die F.A.Z 
ihn dazu befragte, zitierte er lapidar Tolstoi: 
»Man tue, was getan werden muss, und 
dann geschehe, was geschehen soll.«
Auch das Programm des 6. Symphonie-
konzerts hat etwas mit Jurowskis Wurzeln 
zu tun. Zemlinskys Sinfonietta mit dem 
Titel »Die Seejungfrau« steht in enger Be-
ziehung zu Gustav Mahler. Der Komponist 
widmete das Werk seiner geliebten Schü-
lerin Alma Schindler, die später Gustav 
Mahlers Frau wurde. Andersens Märchen 
war bei der Uraufführung 1905 ein großer 
Erfolg, verschwand dann aber lange von 
Zemlinskys Schreibtisch – erst im US-
Exil nahm er das Werk wieder auf. Erwin 
Schulhoffs Konzert für Streichquartett mit 
Orchester führt direkt nach Dresden, wo 
der Komponist in der Weimarer Republik in 
Kontakt mit der Dada-Bewegung kam und 
sich für das Absurde begeisterte – gleich-
zeitig fand er neue musikalische Inspiration 
im Jazz. Auch der gebürtige Ostböhme 
Bohuslav Martinů war Verfolgter des NS-
Regimes und floh in die USA, wo er in 
Tanglewood und an der Princeton Universi-
ty arbeitete. Sein Konzert für Streichquar-
tett und Orchester beendete er noch 1931 
in Paris. Das Spannende an diesem Werk 
ist die Konstellation, in der das Quartett 
die Rolle eines einzigen Instruments über-
nimmt, das mit dem restlichen Orchester 
kommuniziert. Ebenfalls aus der Zwischen-
kriegszeit stammt Leoš Janáčeks populäre 
Sinfonietta, die ursprünglich ein Auftrags-
werk zu einer Fanfare des tschechischen 
Sportvereins »Sokol« war – Janáček fügte 
dem Werk später vier weitere Sätze hinzu, 
in denen er sich musikalisch mit seiner 
Heimat auseinandersetzt. 
Das Programm des 6. Symphoniekon-
zerts ist eine musikalische Spurensuche 
in einer Umbruchszeit, ein Programm aus 
dem Zeitalter der Extreme, in denen Glaube 
und Nation zu Gretchenfragen einer Gesell-
schaft wurden.
in der 
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KLAVIERREZITAL DES CAPELL-VIRTUOSEN
 E
s gibt diese Musiker, deren Kön-
nen unerklärbar bleibt. Sicher-
lich, da ist Daniil Trifonovs An-
schlag, seine brillante Technik 
und die Flexibilität seines Spiels. 
All das macht Kollegen wie Martha Arge-
rich oder Alfred Brendel zu seinen Fans. 
Was die Klassik-Welt allerdings besonders 
an ihm verblüfft, seine Feinfühligkeit, die 
Meisterschaft, dem Altbekannten immer 
wieder etwas Neues einzuhauchen, seine 
Präsenz, die Qualität seiner Konzerte, die 
stets etwas mit uns, seinem Publikum, zu 
tun haben – all das bleibt irgendwie uner-
klärlich oder wird in bewährte Feuilleton-
Schubladen gesteckt, die mit Worten wie 
»transparent«, »durchscheinend« oder 
»energisch« beschriftet sind.
Die beste Antwort, die Daniil Trifoniv 
selber zur Unmittelbarkeit seinen Spiels 
einfällt, ist, dass er seine ewigen Selbst-
zweifel feiert, die konstante Selbstkritik 
seines Spiels, die andauernde Auseinan-
dersetzung mit dem, was er gerade tut. 
»Entscheidend ist die Selbstkritik«, sagt 
er einmal gegenüber der Badischen Zei-
tung, »und immer wieder neues Repertoire 
zu lernen.« Ein Geheimnis würde darin 
liegen, Stücke so lange zu üben, bis man 
mit ihnen zufrieden sei, um sie dann erst 
einmal für einige Zeit wieder wegzulegen. 
»Das Klavierrepertoire ist eines der größten 
und umfangreichsten, das für Instrumente 
geschrieben worden ist«, erklärt Trifonov, 
»und das Entscheidende ist, sich auf die 
Erarbeitung neuer Werke zu konzentrieren, 
um das eigene Repertoire zu erweitern.« 
Wenn das nicht mehr funktioniert und 
Trifonov mal wieder ganz andere Abwechs-
lung braucht, schreibt er sich sein Reper-
toire einfach selber, so wie kürzlich, als er 
seine eigenen Rachmaninow-Variationen 
vorstellte und aufnahm. Trifonov ist immer 
auch passionierter Komponist, wenn er 
Musik interpretiert.
Anfang Februar gibt der Capell-
Virtuose der Sächsischen Staatskapelle 
Dresden ein Rezital, bei dem schon fast 
»Gassenhauer« der Klaviermusik auf dem 
Programm stehen: Robert Schumanns 
»Kinderszenen« und dessen Zyklus »Kreis-
leriana«, den Schumann selber für sein 
bestes Klavierwerk hielt. Es darf als sicher 
gelten, dass der russische Pianist auch bei 
diesem Konzert wieder den Augenblick 
zum eigentlichen Protagonisten erhebt. 










Auswahl aus den 24 Präludien und 
Fugen op. 87
Igor Strawinsky




Was das Besondere am Spiel des Capell-Virtuosen 
DANIIL TRIFONOV ausmacht, ist schwer in Worte zu fassen –  
man muss es erleben: am besten in seinem Rezital.
Vielleicht liegt das auch daran, dass Trifo-
nov ein leidenschaftlicher Konzertpianist 
ist, der es genießt, sich auf das Publikum, 
das gerade vor ihm sitzt, einzulassen. 
Auftritte sind für ihn – im Gegensatz zu 
anderen Pianisten, die gern im stillen 
Kämmerchen tüfteln und das Tonstudio 
bevorzugen – nämlich immer auch Inspira-
tionsquellen, um das eigene Spiel und die 
eigene Interpretation mit den Erwartungen 
der Zuhörer abzugleichen.
Seit Jahren gilt Daniil Trifonov als 
Weltstar. Der Musikkritiker Helmut Mauró 
nannte ihn in der Süddeutschen Zeitung 
einmal »eines der erfolgreichsten und un-
begreiflichsten Klaviertalente der letzten 
Jahrzehnte.« 2011 gewann er innerhalb von 
sechs Wochen mit dem Tschaikowsky-Wett-
bewerb in Moskau und dem Rubinstein-
Wettbewerb in Tel Aviv gleich zwei der 
renommiertesten Preise der Klavierszene. 
Sofort begann die Welt, sich um ihn zu 
reißen und die Deutsche Grammophon bot 
ihm einen Exklusiv-Vertrag an. In diesem 
Moment zeigte sich eine weitere Qualität 
des Musikers: Irgendwann nahm er sich 
eine Auszeit, und seither plant er seine 
Konzerte besonders genau. »Ich mache 
vielleicht nicht weniger als vorher«, verriet 
er der Zeitung Die Welt«, »aber alles ist bes-
ser strukturiert, mehr blockartig, und die 
Freizeit als Qualitätszeit hat einen höheren 
Stellenwert in meinem Leben bekommen.« 
Was Trifonov seither auszeichnet, ist 
die vollkommene Konzentration auf den 
Moment des Auftritts. Kaum ein anderer 
Musiker wirkt in seinem Spiel so nahe am 
Publikum und gleichzeitig so sehr in sich 
selber ruhend wie er. Auch das könnte ein 
Geheimnis seines Spiels sein: »Es macht 
mir einfach unglaublichen Spaß, am Kla-
vier zu sitzen.«




Chefdirigent Christian Thielemann steigt auf 
Einladung der Gläsernen Manufaktur zum ersten 
Mal in ein Elektroauto und ist positiv überrascht.
 W
ir haben Glück: Nach 
einer grauen und vor 
allem kalten Oktober-
woche reißt die Wol-
kendecke an diesem 
Montagvormittag endlich auf und der 
abziehende Hochnebel hinterlässt einen 
strahlend blauen Himmel. Die Freude über 
das wunderschöne Wetter teilt auch Chris-
tian Thielemann, der sich bei seinem Ein-
treffen selbst als »gut gelaunt« bezeichnet. 
Ob er Erfahrungen in Sachen Elektromobi-
lität habe? »Überhaupt keine! Ich bin sehr 
gespannt auf diese erste Fahrt in einem 
Elektroauto.«
Er ist mitten in den Aufführungen von 
Wagners »Rheingold« an der Semper-
oper, die Vorstellung am zurückliegenden 
Samstag war ein riesiger Erfolg. Und das 
trotz einer kleinen technischen Panne, die 
das Orchester wenige Minuten vor dem 
Ende kurzzeitig buchstäblich im Dunkeln 
sitzen ließ. Was die Musiker im Übrigen 
nicht daran hinderte, unbeirrt weiter zu 
spielen, wofür sie am Ende stürmischen 
Beifall ernteten.
Ein Stromausfall? Das ist Thielemanns 
größte Sorge, wenn es um einen möglichen 
Umstieg auf Elektromobilität geht. »Was ist, 
wenn der Strom plötzlich alle ist und ich 
auf der Autobahn stehen bleibe?« Dass das 
Netz der e-Tankstellen deutlich ausgebaut 
werden muss, ist eine Herausforderung. 
Dass es aber heute und vor allem in naher 
Zukunft schon Online-Systeme gibt, die 
dem Fahrer sagen, wo er die nächste und 
vor allem freie Ladestelle anfahren kann, 
stimmt ihn zuversichtlich. »Da ist natürlich 
eine grundlegende Umgewöhnung erfor-
derlich. Aber schön ist: Das Auto riecht 
nicht, nur nach Leder.«
Bei der Einweisung in die Besonderhei-
ten des elektrischen Fahren wie der vier-
stufigen Rekuperation, bei der man durch 
vorausschauendes Fahren und Bremsen 
nicht nur Strom sparen, sondern auch zu-
rückgewinnen kann, wird er ungeduldig. 
»Grau, teurer Freund, ist alle Theorie«, 
drängt er mephistophelisch zum Start. 
Nicht nur die ungeahnte Beschleunigung 
überrascht ihn: Es fährt sich »gut, ruhig, 
sanft, irgendwie unkompliziert. Bei den Er-
läuterungen vorher hatte ich das Gefühl, es 
wird kritisch, wo man da überall zurück-
schalten muss. Ich bin positiv überrascht, 
dass es so leicht geht. Und vor allem, dass 
es so geräuschlos ist, man hat eigentlich 
das Gefühl, man fährt gar nicht.«
Das Wegfallen aller Motorengeräusche 
hat für den bekennenden Porsche-Fahrer 
eine besondere Faszination: »Als Porsche-
Fahrer kann man die Stille nicht allzu sehr 
genießen, da genießt man anderes. Aber 
zum Beispiel im Phaeton, da genieße ich 
das. Vor allem, wenn ich da so eine schöne 
Soundanlage habe.« 
Mittlerweile haben wir seine derzeitige 
Wirkungsstätte, die Semperoper, passiert, 
neben der sich elbseitig bis 1945 das ehe-
malige Hotel Bellevue befand. »Wussten 
Sie, dass Richard Wagner und Richard 
Strauss hier während ihrer Dresden-
Aufenthalte gewohnt haben?« Am Ende 
der Augustusbrücke müssen wir einer 
Pferdekutsche die Vorfahrt geben und 
Thielemanns Gedanken gehen weiter in 
die Vergangenheit »Jetzt habe ich durch 
meine Familiennachforschungen entdeckt, 
dass meine Vorfahren von 1830 aus Riesa 
und Dresden sind, Thielemänner, ganz 
verrückt! Vielleicht hat das auch damit 
zu tun, dass man sich hier einfach so gut 
fühlt. Und diese Tradition ist mir einfach 
bewusst. Tradition ist nicht da, die muss 
man leben, wieder erwecken, ohne das 
Alte wäre das Neue nicht da. Das ist eine 
ganz lustige Kombination mit den VW-
Geschichten hier und dem Elektroauto und 
Dresden, da denkt man, das schließt sich 
aus. Aber genau das ist die Mischung. In 
der Technik etwas weiterentwickeln und 
trotzdem fußen auf dieser Tradition.«
Zurück an der Gläsernen Manufaktur 
fragen wir ihn nach seinem persönlichen 
Resümee: »Meine Erwartungen sind ei-
gentlich übererfüllt. Ich bin hier ganz vor-
urteilsfrei hergekommen und habe gedacht, 
der Praxistest wird es zeigen. Und eigent-
lich gibt es kaum einen Unterscheid. Es ist 
allerdings auf jeden Fall ein Auto für Musi-
ker, weil es das Gehör erheblich schont.«
Auch der kurze Rundgang  durch die 
Erlebniswelt der Gläsernen Manufaktur, 
die sich nicht nur der Elektromobilität, 
sondern auch Themen wie dem vernetzten 
Fahren und Assistenzsystemen widmet, 
hat den eher konservativen Dirigenten fas-
ziniert und vor allem neugierig gemacht. 
Nur in der Antwort auf die Frage, ob er 
sich ein solches Auto für den Alltag vor-
stellen kann, schwingt noch ein nicht zu 
überhörender Zweifel mit: »Wenn man die 
Ladestationen hat. Für den Stadtverkehr 
eigentlich ideal. Man fährt ja immer nur 
ganz kurze Strecken.«
Aber wozu diese Bedenken, lieber 
Herr Thielemann, wo Ihnen das Leben, 
die Musik und sogar die Bühnentechnik 
so wohlgesonnen sind? Für die Leser, die 
den kurzen Stromausfall während des 
»Rheingolds« am 15. Oktober nicht miter-
lebt haben, sei an dieser Stelle angemerkt: 
Wenngleich der gesamte Orchestergraben 
und mit ihm die gut 80 Kapellmusiker in 
tiefes Dunkel gehüllt waren, ein einzelner 
Deckenscheinwerfer sendete – Schutz oder 
Erleuchtung – einen hellen Schein auf das 
Dirigentenpult. Also, willkommen im Zeit-
alter der Elektromobilität!
Jana Heinrich
Am 17.10.2016 besuchte Christian Thielemann auf 
Einladung der Gläsernen Manufaktur die neue Erleb-
niswelt für Elektromobilität und begab sich nach einem 
kurzen Rundgang durch die Ausstellung in einem 
e-Golf auf Probefahrt durch Dresden. Das Ganze wurde 
in einem Videoclip festgehalten, den Sie unter  
www.glaesernemanufaktur.de finden.
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Herr Kißling, mit Mieczysław Weinbergs 
Flötenkonzert stellen Sie im 2. Aufführungs-
abend einen weitgehend unbekannten Kom-
ponisten vor …
Das mag sein, aber ich glaube, dass sich 
das gerade ändert. Spätestens seit seine 
Oper »Die Passagierin« 2010 mit 42-jähri-
ger Verspätung ihre Uraufführung bei den 
Bregenzer Festspielen gefeiert hat, haben 
viele Leute gemerkt, dass es sich lohnt, 
Weinbergs Musik wieder auszugraben. 
Letztlich ist das ja auch das Spannende an 
unserem Beruf: Gerade wenn man Flöte 
spielt, ist das Hauptrepertoire weitgehend 
klar definiert, und es ist immer wieder eine 
Herausforderung, etwas Neues zu finden.
Weinberg hatte ein wechselreiches Leben: 
Er wurde in Warschau geboren, floh als Jude 
vor den Deutschen nach Moskau und wurde 
hier von Schostakowitsch gefördert …
Das Spannende ist, dass in Weinbergs 
Musik durchaus etwas von Schostako-
witschs Ton zu hören ist. Und dennoch ist 
sie ganz anders, viel sentimentaler und 
melancholischer. Während man Schosta-
kowitsch in vielen Passagen seiner Werke 
den Hass gegen das Stalin-Regime quasi 
physisch anhört, wählt Weinberg einen 
anderen Klang. Er ist in sich gekehrter, die 
Trauer ist bei ihm allgegenwärtig, verwan-




Der Soloflötist der Staatskapelle, Andreas Kißling, spielt im 
2. Aufführungsabend ein Flötenkonzert von Mieczysław Weinberg – 
eine hoch emotionale, musikalische Entdeckung.







Flötenkonzert Nr. 2 op. 148
Deutsche Erstaufführung
Symphonie Nr. 7 op. 81 
für Streichorchester und Cembalo
Deutsche Erstaufführung
Vielleicht, weil er eine der größten menschli-
chen Tragödien miterlebt hat, weil ein Groß-
teil seiner Familie im Konzentrationslager 
ums Leben kam – und weil Russland für ihn 
zunächst einmal die Rettung bedeutete? 
Natürlich ist es so, dass sowohl die eige-
ne Geschichte als auch die Weltgeschichte, 
die einen Menschen umgibt, sein Wesen 
prägen – und damit auch unmittelbar seine 
Kunst. Bei Weinberg wird das immer dann 
klar, wenn er bewusst jüdische Musik und 
Klezmer einsetzt, Musik, die ihn geprägt 
hat. Und es ist doch klar, dass das Politi-
sche immer auch Teil des Privaten wird … 
… was im Falle von Weinberg ja noch wei-
terging. Später wurde er vom Stalin-Regime 
beschuldigt, eine jüdische Republik auf der 
Krim propagiert zu haben. Und wieder war 
es Schostakowitsch, der sich in einem muti-
gen Brief für ihn einsetzte …
Das ist richtig, aber ich denke, dass es 
auch die Kunst von Weinberg ausmacht, 
dass die historischen Details nicht konkret 
in seiner Musik abzulesen sind. Überhaupt 
ist es schwierig, politische oder weltge-
schichtliche Zusammenhänge eindeutig 
aus den Noten herauszulesen, bei Weinberg 
schwingen derlei Zusammenhänge aber 
immer mit.  
Okay, dann nehmen wir uns doch Mal die 
Noten vor. Was hören Sie persönlich in Wein-
bergs zweitem Flötenkonzert?
Zunächst einmal fällt mir auf, dass es 
im Gegensatz zu seinem ersten Flötenkon-
zert in spieltechnischer Hinsicht vollkom-
men unvirtuos angelegt ist. Ich fasse das 
Konzert gern so zusammen: Es besteht aus 
zwei langsamen und einem sehr langsamen 
Satz. Aber das ist nur der erste Blick. Auf 
den zweiten Blick zeigt sich, dass der er-
zählerische Aspekt das eigentlich Virtuose 
an diesem Werk ist, weil der Interpret ge-
fordert ist, vielleicht noch mehr als bei an-
deren Komponisten, die Bedeutungsebene 
hinter den Noten zu erschließen. 
Wie meinen Sie das? 
Ich habe kürzlich ein Zitat von Weinberg 
gelesen, in dem er seine Verwunderung 
darüber zum Ausdruck brachte, dass Kin-
der mit den größten Schrecken des Krieges 
konfrontiert würden und trotzdem in der 
Lage seien, diese – zumindest gelegent-
lich – auszublenden, um sich einen Raum 
der Unbeschwertheit zu schaffen. Nachdem 
ich das gelesen hatte, hat sich mein Blick 
auf das Konzert noch einmal verändert. 
Besonders, wenn Sie den ersten Satz an-
hören, der unglaublich schön und heimelig 
beginnt, bevor es dann so richtig zur Sache 
geht und die Kehrseite der Schönheit zu 
hören ist. Für mich ist dieses Werk der Ver-
such, zwar das große Chaos zu erzählen, 
gleichzeitig aber immer auch wunderschö-
ne Inseln der Unbeschwertheit einzubauen, 
auf denen sich die Seele ausruhen kann.
Sind die Aufführungsabende der Staatska-
pelle in der Semperoper ein idealer Raum für 
derartige Programme?
Absolut! Die Aufführungsabende sind 
eine großartige Tradition, und die Stim-
mung bei diesen Konzerten ist immer ganz 
besonders. Vielleicht auch deshalb, weil 
alle Musiker hier aus Leidenschaft und 
ehrenamtlich auftreten. Ich habe hier ja 
auch schon einmal gespielt, als ich neu in 
der Kapelle war. Damals mit einem Flöten-
konzert von Carl Philipp Emanuel Bach. 
Es ist etwas ganz Besonderes, plötzlich als 
Solist aufzutreten und zu wissen, dass alle 
Kollegen, die im Orchester sitzen, einem 
helfen wollen. 
Es gibt also eine Kapell-Solidarität? 
Wenn man als Solist zu anderen Or-
chestern kommt, kann es durchaus passie-
ren, dass die einen erst einmal prüfend an-
schauen und fragen: »Was ist denn das für 
einer?« Wenn man mit der Kapelle auftritt 
ist das Gegenteil der Fall – jeder Musiker 
ist solidarisch. Beim letzten Konzert hat 
der Dirigent in der Probe gefragt, ob wir 
eine Passage etwas langsamer spielen sol-
len, und sofort hat ein Kollege geantwortet: 
»Quatsch, der Andreas, der macht das 
schon – der kann das so schnell spielen, 
wie Sie wollen.« In der Pause ist er dann zu 
mir gekommen und hat gesagt: »Egal, wie 
Du Dir das vorstellst – wir folgen Dir.« Das 
sind schon sehr besondere Momente, wenn 
Sie merken, dass alle Kollegen sich an die-
sem Abend ins Zeug legen, damit man als 
Solist jene Musik, die man vorstellen will, 
so interpretieren kann, wie man sich das 
wünscht. Und ich glaube, dass diese Stim-
mung im Orchester sich immer auch auf 
das Publikum überträgt.
2. AUFFÜHRUNGSABEND
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in Gefühl des Verpassten, des 
Unvollendeten begleitete Jac-
ques Offenbach sein gesamtes 
Künstlerleben hindurch: Er, der 
gefeierte »Mozart der Champs-
Élysées«, der mit seinen »Offenbachiaden« 
von »Orpheus in der Unterwelt« über »Die 
schöne Helena« bis zu »Großherzogin 
von Gerolstein« als Schöpfer der Operette 
bejubelt wurde, er sehnte sich nach dem 
einen großen Wurf: auch im »seriösen« 
Genre zu triumphieren und eine Erfolgs-
oper zu komponieren. Mit seinem letzten, 
abgründigsten Werk sollte dieser Wunsch 
endlich in Erfüllung gehen. Das Sujet 
war Offenbach bereits seit Jahrzehnten 
im Kopf herumgespukt. Von dem roman-
tischen Dichter Ernst Theodor Amadeus 
Hoffmann und seinen Werken, die auch 
in Frankreich en vogue waren, war Of-
fenbach seit seiner Jugend fasziniert ge-
wesen, waren doch auch seine Werke von 
jenem ironischen, doppelbödigen Blick 
auf die Wirklichkeit durchdrungen. Doch 
1880 war es schließlich der Todeshauch, 
den Hoffmanns Geschichten ebenso oft at-
men, der den Komponisten durchfuhr, als 
er die letzten Noten seiner Oper zu Papier 
brachte. Die Uraufführung am 10. Feb-
ruar 1881 in Paris konnte Jacques Offen-
bach nicht mehr miterleben. »Les Contes 
d’Hoffmann / Hoffmanns Erzählungen« 
jedoch wurden unsterblich.
auf die
»Les Contes d’Hoffmann / Hoffmanns Erzählungen« wandeln 
auf dem schmalen Grat zwischen Realität und Fantasie
Jacques Offenbach
LES CONTES D’HOFFMANN / 
HOFFMANNS ERZÄHLUNGEN
Fantastische Oper in fünf Akten
Libretto von Jules Barbier nach dem Schauspiel 
von Jules Barbier und Michel Carré
In französischer Sprache mit Übertiteln 
(dt. / engl.)
MUSIKALISCHE LEITUNG Frédéric Chaslin
INSZENIERUNG Johannes Erath
BÜHNENBILD Heike Scheele
MITARBEIT BÜHNENBILD Norman Heinrich
KOSTÜME Gesine Völlm
VIDEO Alexander Scherpink
CHOR Jörn Hinnerk Andresen
DRAMATURGIE Anne Gerber
HOFFMANN Eric Cutler




DIE VIER GEGENSPIELER Peter Rose
ANDRÈS, COCHENILLE, PITICHINACCIO, FRANTZ 
Aaron Pegram
LUTHER / CRESPEL Tilmann Rönnebeck
HERMANN / SCHLEHMIL Bernhard Hansky*
NATHANAEL Simeon Esper
SPALANZANI Tom Martinsen
STIMME DER MUTTER Christa Mayer






7., 10., 16., 19., 23. Dezember 2016 & 
2., 7. Januar 2017
Karten ab 27 Euro
* Mitglied im Jungen Ensemble
Kostenlose Werkeinführungen jeweils 45 Minu-
ten vor Vorstellungsbeginn im Opernkeller
Ausstattungspartner: Rudolf Wöhrl AG
Aus VIELEN AUGEN
WIRKLICHKEIT BLICKEN
Und ein unwiderstehlicher Erzähler 
muss E.T.A Hoffmann tatsächlich gewesen 
sein. Tagsüber Kammergerichtsrat, zog 
der außergewöhnlich kleine Mann mit den 
wirren schwarzen Haaren und den listi-
gen Augen abends die Zuhörer mit seinen 
schaurigen Geschichten in den Bann. Die 
dampfende Punschschale auf dem Tisch 
entstand seine Welt, wider alles Regelhafte, 
Unpoetische. Ein Kosmos der Wiedergän-
ger und Seelenspaltungen, des Rätselhaf-
ten und Surrealen. Die Kneipe »Lutter und 
Wegner« in Berlin war der Ort, an dem sich 
sein »Unbehagen an der Normalität« Luft 
machte. Bis zum Morgen entstiegen dem 
heißen Alkoholdunst die Nachtgespenster, 
die seine Erzählungen bevölkern und die 
in Offenbachs Oper wiederauferstehen: Da 
erschien Klein Zaches, der missgebildete 
Zwerg, der dank eines Zaubers von allen, 
die ihn näher betrachten, für das eige-
ne Wunschbild gehalten wird, sei es ein 
schöner Poet oder ein erfolgreicher Staats-
mann. Da schraubte sich Olympia aus der 
Punschwolke hervor, ein wunderschöner, 
doch leider komplett lebloser Automat in 
reizender Mädchengestalt. Aus der Terrine 
kroch der schrullige Rat Krespel, der ein 
Haus ohne Fenster baute und wertvolle 
Geigen zerlegte auf der Suche nach deren 
Seele. Es erschien Krespels Tochter, die 
Sängerin Antonia, die durch ihre Stimme 
den Tod finden musste. Da stieg schließlich 
Giulietta empor, die Kurtisane aus Venedig, 
die demjenigen, der ihr verfällt, den Schat-
ten oder gar das Spiegelbild nimmt – und 
ihn damit seiner selbst beraubt. »Er konnte 
[…] aus vielen Augen auf die Wirklichkeit 
blicken. Nur so, mit Perspektivenreichtum 
und Phantasie, lässt sich die Wirklichkeit 
erfassen, die eben immer noch phantas-
tischer ist als jede Phantasie«, schreibt 
Rüdiger Safranski über den »skeptischen 
Phantasten«.
Es ist dieser schmale Grat zwischen 
Normalität und Verrücktheit bzw. Ver-Rü-
ckung von der Norm, der Moment, in dem 
die Wirklichkeit ins Absurde abdriftet, der 
Regisseur Johannes Erath in seiner Be-
schäftigung mit »Les Contes d’Hoffmann« 
fasziniert: »Was ist schon Realität? Eine 
absolute Wirklichkeit gibt es nicht, jeder 
nimmt seine Umgebung anders wahr. 
Realität ist das, was wir gerade noch ertra-
gen wahrzunehmen.« So begegnet uns in 
Hoffmann ein Mann, der sich die Realität 
in seinen Geschichten nach seinen Vorstel-
lungen gestaltet und seine Zuhörer in seine 
imaginierte Welt hineinzieht, ohne dass 
noch zu unterscheiden wäre, was objektiv 
wahr ist. Gemeinsam mit Bühnenbildnerin 
Heike Scheele und Kostümbildnerin Gesi-
ne Völlm erschafft Johannes Erath einen 
Hoffmann-Kosmos, in dem der Künstler 
die einzige reale Figur ist: »Alle anderen 
Figuren entstehen in Hoffmanns Kopf. 
Dementsprechend erzählen sie, vor allem 
die drei Frauen, viel mehr über Hoffmanns 
Psyche als über ihre eigene.« Narzisstisch 
bespiegelt sich Hoffmann in den drei Da-
men. Da ist Olympia, die Widerspruchslose, 
Mechanische, in der der Künstler seinen 
eigenen Drang zur Perfektion erkennt. Da 
ist Antonia, die Künstlerin schlechthin, die 
in der Kunst auf- und vergeht. Und Giuliet-
ta mit der Verführungskraft, ohne die die 
Werke eines Künstlers resonanzlos verhal-
len würden. »Hoffmann geht es nie um das 
Lebbare seiner Lieben, sondern vielmehr 
um das Gefühl, verliebt zu sein. Eine wirk-
liche Beziehung würde ihn überfordern, 
so zerstört er sie, bevor sie zu real werden 
kann.« Diese Furcht, dieser destruktive Teil 
Hoffmanns materialisiert sich in der Gestalt 
des Gegenspielers Lindorf: »Ihm kann Hoff-
mann die Verantwortung für das Scheitern 
seiner Beziehungen aufbürden. Indem er 
das Schuldgefühl nach außen weist, fällt es 
ihm leichter, sein Versagen zu ertragen. In-
direkt ist er es jedoch selbst, der seine Lieb-
schaften immer wieder vernichtet, um sich 
im Liebesschmerz zu baden.« Auf der an-
deren Seite wirkt die Muse als Hoffmanns 
hoffnungsvoll-konstruktive Kraft, die ihn 
trotz ironischer und bitterböser Seitenhiebe 
immer wieder antreibt. »Menschen, die uns 
umgeben, spiegeln uns«, sagt Erath. »Nur 
durch die Reaktionen der Anderen nehmen 
wir uns überhaupt wahr, denn sie geben 
uns zurück, was wir selbst sind. Hoffmann 
projiziert seine Ängste und Sehnsüchte 
in all diese Spiegelbilder  – bis er sich in 
seinem lebendigen Spiegelkabinett selbst 
abhandenkommt.« Anne Gerber, Autorin
22 SAISON 2016 / 2017 23 SAISON 2016 / 2017
 A
uf Deutsch bedeutet Švanda 
»Jux« oder »Freude« – und der 
Spaß am Leben ist es auch, 
der den frischvermählten 
Dudelsackspieler Švanda hi-
naustreibt in die weite Welt: »Er lebt den 
Moment! Er ist bodenständig, ehrlich und 
freut sich am Leben. Man kann ihm gar 
nicht richtig böse sein«, erzählt Christoph 
Pohl, der auch in dieser Saison wieder 
die Titelpartie von Jaromír Weinbergers 
einstiger Erfolgsoper interpretieren wird. 
1927 vertonte der Prager Komponist die 
böhmische Legende um den unsteten 
Švanda, der sich von Gentleman-Räuber 
Babinský in die Ferne locken lässt, um 
im Palast die kalten Herzen der Eiskö-
nigin und ihres Hofstaates mit seiner 
Musik schmelzen zu lassen und schließ-
lich in der Hölle dem angeödeten Teufel 
gehörig einzuheizen – und um am Ende 
sehnsüchtig und reumütig zu seiner Do-
rotka zurückzukehren. Weinberger schuf 
dazu ein musikalisches Kaleidoskop aus 
schlagkräftigen Tanzrhythmen, Volkslie-
dern und sinfonischen Zwischenspielen. 
Landauf, landab erklang die Oper bereits 
kurz nach der Uraufführung, das Libretto 
wurde in 17 Sprachen übersetzt. Doch 
mit der Flucht des Juden Weinberger vor 
den Nationalsozialisten in die USA 1938 
brach sein Ruhm jäh ab. Heute bringt man 
das Stück höchstens noch mit der Polka 
und Fuge in Verbindung, die in Wunsch-
konzerten zum Ohrwurm avancierte. Es 
vergingen über 60 Jahre, bis »Švanda 
dudák« im März 2012 endlich wieder auf 
der Bühne der Semperoper zu erleben war 
und hier von der Zeitschrift »Opernwelt« 
zur Wiederentdeckung des Jahres gekürt 
wurde. Regie führte Axel Köhler, der 
»Schwanda« als spielfreudiges, bildlich 
überbordendes »Gute-Laune-Stück« insze-
nierte, gleichzeitig aber auch die tiefere 
Ebene unter der Märchenhandlung nicht 
außer Acht lässt: »Das Stück handelt vor 
allem davon, dass Švanda über Metaphern 
wie dem Eispalast, also der Hölle, mit 
der Zivilisation auf schmerzhafte Wei-
se bekannt gemacht wird. Im Märchen 
wird davon eher spielerisch erzählt, aber 
gerade daraus ergibt sich ein hoher mo-
ralischer und ethischer Anspruch. Dazu 
kommt, dass Švanda nicht autoritäts- oder 
obrigkeitshörig ist. Gerade da, wo es am 
extremsten wird, in der Hölle, sagt er: 
›Nein, ich mache hier nicht mit!‹«.
Anne Gerber, Autorin
»Die Welt braucht Musik!«
»Švanda dudák / Schwanda, 
der Dudelsackpfeifer« kehrt auf die 
Bühne der Semperoper zurück
Jaromír Weinberger 
ŠVANDA DUDÁK / SCHWANDA, 
DER DUDELSACKPFEIFER
Volksoper in zwei Akten (fünf Bildern)
In tschechischer Sprache mit 
Übertiteln (dt./engl.)














ERSTER LANDSKNECHT, RICHTER, 
DER HÖLLENHAUPTMANN Simeon Esper
SCHARFRICHTER, DES TEUFELS FAMULUS 
Aaron Pegram
ZWEITER LANDSKNECHT Alexandros Stavrakakis*
Sächsischer Staatsopernchor Dresden
Sächsische Staatskapelle Dresden
Mit freundlicher Unterstützung der Stiftung zur 
Förderung der Semperoper
Vorstellungen
17., 20. & 22. Dezember 2016
Karten ab 20 Euro
*Mitglied Junges Ensemble Semperoper
 E
in Stück über das Schwindeln, 
wahlweise auch Augenwischerei, 
Betrügerei, Bluff, Fälschung, 
Gaunerei, Irreführung, Lüge, 
Prellerei, Scharlatanerie, Täu-
schung oder Trick genannt, wollten der 
überaus erfolgreiche Autor des Berliner 
Kabaretts der 20er Jahre, Marcellus Schif-
fer, und der Komponist Mischa Spoliansky 
schreiben, als sie nach einem neuen Stoff 
für ihre zweite gemeinsame Arbeit such-
ten. Schiffer hatte in Berlin eine neue Form 
der literarischen Revue entwickelt und 
bestückte Kabaretts wie »Wilde Bühne«, 
»Rampe«, »Tütü«, »Größenwahn« und 
»Katakombe« mit seinen messerscharf 
geschliffenen Texten. Gemeinsam mit Spo-
liansky wollte er ein neues, geistreiches 
Musiktheater entwickeln, das sowohl Ele-
mente des Kabaretts als auch der Revue be-
inhaltete. Gleich mit ihrer ersten gemein-
samen Arbeit »Es liegt in der Luft« (1928) 
war das Duo überaus erfolgreich. Nach den 
zwei weiteren erfolgreichen Revuen »Zwei 
Krawatten« (1929) und »Wie werde ich 
reich und glücklich?« (1930) arbeitete der 
Komponist wiederum mit Marcellus Schif-
fer zusammen und gemeinsam brachten 
sie 1931 »Alles Schwindel« am Theater am 
Kurfürstendamm heraus. 
Wie der Titel schon sagt: Hier ist wirk-
lich alles Schwindel! Evelyne und Tonio, 
beide schön und wohlhabend (oder?), 
geben eine Kontaktanzeige auf, lernen 
sich kennen und verlieben sich ineinan-
der. Sie erleben eine Nacht mit den un-
gewöhnlichsten Ereignissen und treffen 
die seltsamsten Menschen, die unschwer 
erkennbar der Berliner Halbwelt entlehnt 
sind. Da ist der Clubbesitzer Pinke, der 
extra Statisten engagiert, die vorgeben, 
schwere Jungs oder leichte Mädchen zu 
sein, um mehr Publikum anzulocken; 
Polizisten, die in Wahrheit gar keine sind 
und ein Schmuckhehler, dem eine echte 
Perlenkette zu »heiß« ist, um sie zu Geld 
zu machen. Und schließlich ist da noch 
die Gesellschaft der oberen Zehntausend, 
die auch nicht besser ist als der kleine Ga-
nove auf der Straße. Hier wird Geld ver-
prasst, das nicht existiert, bis zum letzten 
Atemzug gelogen und übertölpelt, um sich 
schlussendlich in größter Harmonie wie-
der in die Arme zu fallen. 
Am Ende verliert man den Überblick, 
wer echt ist und wer nicht – alles Schwin-
del eben!
Mischa Spoliansky komponierte zu die-
sem Spiel der Identitäten eine Musik, die 
vom Schlager, verschiedenen Elementen 
des gerade aufkommenden Jazz bis hin 
zum Foxtrott und Charleston alles enthält, 
was die gerade aufblühende Musikszene 
zu bieten hatte. Neben dem musikalischen 
Geschmack der Zeit traf das Stück auch das 
Lebensgefühl vieler Menschen, die sich in 
ihrer Sehnsucht nach Ablenkung in den 
bedrückenden Jahren der Weimarer Repub-
lik in Partys und exzessiven Vergnügungen 
ergingen. Man schlüpfte in neue Persön-
lichkeiten, lebte innere Ängste aus, die in 
schrillen Tönen und Gesängen verarbeitet 
wurden. Für jede Art von Lebensgefühl gab 
es Kostüme, um zu schockieren, zu animie-
ren und sich auszuleben.
Juliane Schunke, Autorin
Mit Mischa Spolianskys Burleske »Alles Schwindel« hält die Revue Einzug in 
Semper Zwei. Nach der Uraufführung 1931 in Berlin verschwand das Werk 
von der Bildfläche und wird nun in einer neu orchestrierten Kammerfassung 
für die Staatskapelle Dresden in einer frechen, bunten Inszenierung zu 
erleben sein – mit viel Witz, Humor und der unvergleichlich launigen Musik 
der 20er / 30er Jahre.
Mischa Spoliansky
ALLES SCHWINDEL
Burleske in acht Bildern
Text von Marcellus Schiffer
MUSIKALISCHE LEITUNG Max Renne
INSZENIERUNG Malte C. Lachmann
BÜHNENBILD Daniel Angermayr
KOSTÜME Anna van Leen
CHOREOGRAFIE Natalie Holtom
DRAMATURGIE Juliane Schunke 
EVELYNE HILL / ERNA SCHMIDT Carolina Ullrich
TONIO HENDRICKS / ARTHUR HENSCHKE 
Eric Stokloßa
DAME II / LOTTE / CHARLOTTE Sabine Brohm
FRL. WOLLE / FRAU WOLLHEIM / STUBENMÄDCHEN 
Angela Liebold
DAME I / BELLA / FRAU BELLERMANN Tichina Vaughn
MÄDCHEN / RATTEN-ELSE / ELSE Jennifer Riedel
JÜNGLING / WILLY / EGON-WILHELM Martin Gerke
PINKE/ PANKE / POLIZIST Gerald Hupach






21., 24., 26. & 28. Januar 2017
Karten ab 27 Euro
Premierenkostprobe 
13. Januar 2017, 17 Uhr
Karten zu 16 Euro (Jugendliche 8 Euro)
Alles Schwindel – oder was?














Sonntag, 11.12.2016, 11 Uhr
Montag, 12.12.2016, 20 Uhr





Symphonie Nr. 9 D-Dur
Kostenlose Einführungen jeweils 
45 Minuten vor Beginn im 
Opernkeller der Semperoper







Emil Nikolaus von Reznicek 
Ouvertüre zu »Donna Diana«
Max Bruch 
Violinkonzert Nr. 1 g-Moll op. 26 
Pjotr I. Tschaikowsky 
»Romeo und Julia«, 
Fantasie-Ouvertüre 
Fritz Kreisler 
»Liebesleid« und »Schön Rosmarin« 
für Violine und Orchester 
Gioachino Rossini 
Ouvertüre zu »Guillaume Tell« 
Sonntag, 8.1.2017, 11 Uhr
Montag, 9.1.2017, 20 Uhr





Sinfonietta für Orchester op. 23
Erwin Schulhoff
Konzert für Streichquartett und 
Blasorchester WV 97
Bohuslav Martinů
Konzert für Streichquartett mit 
Orchester H 207
Leoš Janáček
Sinfonietta für Orchester op. 60
Kostenlose Einführungen jeweils 
45 Minuten vor Beginn im 
Opernkeller der Semperoper




»L’Introduzione« und »Sonata I« 
aus »Die sieben letzten Worte 
unseres Erlösers am Kreuz« 
für Streichquartett Hob. XX / 1:B
Dmitri Schostakowitsch
Streichquartett Nr. 9 Es-Dur op. 117
Ludwig van Beethoven
Streichquartett a-Moll op. 132






Flötenkonzert Nr. 2 op. 148
Symphonie Nr. 7 op. 81 für 
Streichorchester und Cembalo
Donnerstag, 2.2.2017, 20 Uhr 
Düsseldorf, Tonhalle 
Samstag, 4.2.2017, 19.30 Uhr
Hannover, Kuppelsaal 








»Die Walküre«, 1. Aufzug
Sofia Gubaidulina
»Der Zorn Gottes« für Orchester 
Uraufführung, Auftragswerk der 
Sächsischen Staatskapelle Dresden
Richard Wagner
»Siegfrieds Trauermarsch« und 
»Brünnhildes Schlussgesang« aus 
»Götterdämmerung«










Auswahl aus den 24 Präludien und 
Fugen op. 87
Igor Strawinsky





Dresdner StreichquartettBorodin Quartett Elbphilharmonie
Daniil Trifonov
Tickets in der Schinkelwache 
am Theaterplatz 
Telefon (0351) 4911 705  
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